GRAZIA MASSA
Una qualità della pittura astratta di Grazia Massa sta  nel non ripetere mai se stessa, ma nel rinnovare ogni volta segno e materia cromatica. La sua linea di comportamento appare legata all’idea che ogni visione tradotta in espressione artistica debba rispondere all’urgenza di una percezione improvvisa o scaturire dalla scoperta intuitiva di un significato nascosto dietro l’apparenza del reale. Per lei la scelta dell’astrazione ha quindi un valore etico legato all’inesprimibile, alla sincerità e alla forza di una motivazione interiore e, infine, al rifiuto delle certezze che la rappresentazione del riconoscibile promette, ma non può dare. Ogni composizione astratta di questa pittrice non è quindi un discorso concluso in se stesso, ma un’affermazione di principio, sostenuta dalla consapevolezza che, al di là della tipologia unica della sua realizzazione, non c’è niente altro  da raccontare. Se esistesse per Grazia Massa la possibilità di un diverso modo di narrare l’attimo che ha nutrito la sua ispirazione, significherebbe che il suo lavoro è solo portatore di dubbi e incapace di rendere conto dell’evento soggettivo che concretamente si è tradotto in forma, segno e colore. Per  altro, ogni sua composizione comporta un dialogo serrato fra i vari elementi visivi, che si equilibrano armoniosamente in una gestualità sempre ben controllata e guidata da regole sintattiche preordinate, non lasciando spazio e improvvisazioni. Volendo immettere la pittrice nella tradizione informale della seconda metà del secolo scorso, va dunque detto che il suo lavoro tende alle delicatezze dell’Astrazione Lirica, dove per liricità bisogna intendere l’emozione delle masse non ispessite del colore, spesso diluito fino a una sostanza acquarellosa. Questo vale anche per i lavori che invece si affidano al linguaggio della materia, dove le tecniche miste danno corpo plastico a riflessioni interroganti. Appaiono così cromaticamente articolati i due lavori a olio su tela titolati Attimi e Colori cielo, dove la memoria visiva si effonde in una sublimazione poetica tutta fondata, nel primo caso, sulle vibrazioni tonali degli azzurri e dei verdi e, nel secondo, sulla fuga prospettica ben orchestrata fa i toni rosati e l’azzurro. Più singolare e squisitamente calligrafico il gioco segnico della tecnica mista su cartoncino Vetrata dove, su un fondo bianco, un reticolo di linee nere forti e movimentate separa e definisce un gran numero di tacche irregolari di colore, fra cui prevalgono le tonalità fredde. E’ radicale invece la concettualità immaginifica di altre due prove della pittrice, quelle che rispondono ai titoli Percorsi e Riflessione: qui il colore ha quasi del tutto abbandonato il campo grigio chiaro dei fondi, solcati da segni ampi e spessi che definiscono geometrie scabre e persino drammatiche. Fatte salve le evidenti analogie di questi due lavori, vanno ben specificate le profonde differenze che li distinguono, innanzi tutto di tipo materico. In Percorsi il tracciato segnico è una sorta di ramificazione scura di un grigio che vira al verde, realizzata con la tecnica della gouache, che malgrado la sua sostanza acquosa, assume paradossalmente gli andamenti e gli spessori della pittura a olio. Riflessioni invece si connota in spessori plastici e opachi di olio e cera, che solcano lo spazio del fondo con tre cerchi concentrici di indubbio equilibrio compositivo. Tuttavia la figura non occupa il centro della composizione, ma è interrotta dai bordi del supporto e solcata da crepe inquietanti, lasciando in sospeso un’interrogazione esistenziale o un avvertimento allarmante.
